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パリの美術学校における形態学の教育 その歴史と今日の特徴
－フィリップ・コマール教授の講演会から－
[キーワード] ボザール 美術解剖学 フィリップ・コマール 形態学
“L’enseignement de la Morphologie aux Beaux-Arts de Paris
－Son histoire et sa spécificité aujourd’hui－”
d’après la conférence de Pr. Philippe Comar au 18 juillet 2012
神 谷 佳 男
En 2012, l’ Université des Beaux-Arts de Kanazawa a invité M. Philippe Comar, Professeur chargé de
l’enseignement de la Morphologie et du Dessin à l’Ecole Nationale Supérieure des Beaux-Arts de Paris.
Pendant son séjour à Kanazawa, M.Philippe Comar a fait un workshop de dessin d’après modèles vivants pour
les étudiants de Kanazawa et a donné une conférence intitulée “ L’enseignement de la Morphologie aux Beaux-
Arts de Paris －Son histoire et sa spécificité aujourd’hui－”
En tant que coordinateur du projet et interprète du workshop, l’auteur de ce mémoire, qui a été ému par la
conférence dont il a également assuré la traduction, souhaite partager la joie de relire son texte avec ceux qui n’y
ont pas assisté .
Ainsi, ce mémoire est principalement consacré à la traduction de la conférence de Pr. Philippe Comar, à
laquelle a été ajouté, un résumé de son workshop. L’ensemble permet de se faire une idée plus claire de
l’enseignement artistique aux Beaux-Arts de Paris, et de son évolution au cours des siècles. Et ceci est d’autant
plus important que cet enseignement a eu une influence déterminante sur la génération des peintres japonais
du début du XXe siècle.
En effet, des peintres comme Seiki KOURODA ou Kéiichiro KUMÉ, qui ont suivi cet enseignement lors de leur








授には “L’enseignement de la Morphologie aux





































À gauche en haut : Vue de la cour principale de l’École
(XIXe siècle)
上）桑の木の中庭(19 世紀）
Ci-dessus : Vue de la cour du Mûrier (XIXe siècle)
左）パレ・デ・ゼチュード(19 世紀）
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解剖学ギャラリー内部の様子(１階）



















Léonard de Vinci, Étude dessinée pour une adoration des
bergers vers 1480
― 31 ―





































Baccio Bandinelli, Écorché dansant
XVIe siècle. Plâtre.
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その他ルネサンス期の筋肉標本模型

















































Quatre livres de la proportion humaine
(Vier Bücher von menschlicher Proportion)
Nuremberg, 1528
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André Vésale,De Humani corporis fabrica,
Bâle,1543.




Manière universelle pour pratiquer la perspective,
Paris, 1648.
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Écorché réduit au bras partiellement levé
1776. Plâtre.
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ウードンの最後の筋肉標本模型







































Écorché au bras levé ( la tête)
1790. Bronze
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この筋肉標本模型



































Myologie complète en couleur
Paris, 1746.
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Tête de l ’Apollon du Belvédère écorchée
1806. Plâtre
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コ ル シ ェ
です。ウードンの筋肉標本模型






























fin du XVIIIe siècle. Bois et métal.
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Les lignes d’animalité, vers 1800.
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Vitrine comprenant divers crânes et
moulages de têtes d’hommes et
d’animaux.
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Théodore Géricault, Dessins anatomiques de cheval ( jambes)
vers 1815.
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エ コ ル シ ェ
や骨が入っている陳列棚



































Mensurations d’une tête de gorille
vers 1850.
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サルの 2 本の手です。19 世紀後期に石膏で型取
りされて製作されています。
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を複数回撮影します。映画誕生の 10 年前の 1886 年
におこなわれたこの連続撮影による運動分析法























Phénakistiscope figurant la course humaine
vers 1895.
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Mouvement du membre supérieur
1890. Photos et dessins.
19 世紀末には、解剖学はもはやあまり多くの芸術 家たちを引き付けなくなりました。彼らの関心をも
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L’Amphithéâtre de morphologie (anatomie) de
l’École des Beaux-Arts, 2007.
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学生たちが黒板に素描した筋肉画
1980～2012 年
Vues d’écorchés sur tableaux noirs dessinés par les
étudiants (1980- 2012)
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1982 年、1990 年）、ヴェネチア・ビエンナーレ（Arte e scienza、
1986 年） で作品を発表。また、展覧会「身体の表象 －ボザー
ルの解剖学講義－」（Figures du corps une leçon d’anatomie à
l’École des Beaux-Arts)(2008年）の監修と同展カタログを執
筆。その他『楽しい遠近法』（La perspective en jeu)(1992年）、
『身体のイメージ』（Les images du corps)(1993年)や、『Corps


















Tout d’abord, je vous remercie vivement pour votre invitation
à Kanazawa. Je suis très honoré d’être parmi vous. Je vais vous
présenter quelques images de l’École des Beaux-Arts de Paris,
et, surtout, je vais vous présenter une collection qui appartient
à cette école, la collection de la galerie d’anatomie.
L’ École des Beaux-Arts de Paris, héritière de l’ Académie
Royale de Peinture et de Sculpture, est une très vieille école,
elle a été fondée au milieu du XVIIe siècle. À ses débuts, l’école
était installée dans l’actuel Musée du Louvre. Puis, après la
Révolution Française, l’école s’est installée en face du Louvre,
dans l’ancien couvent des Petits-Augustins, là où elle est encore
aujourd’hui.
La galerie d’anatomie a été fondée en 1869 par le professeur
Huguier. Mais, dès le XVIIe siècle, on a commencé à acquérir
des pièces anatomiques. La raison principale de ces acquisitions
est qu’à la Renaissance les artistes ont souhaité ne plus être
considérés comme de simples artisans, mais comme des savants
exerçant une activité intellectuelle. Aussi, pour légitimer cette
supériorité, ils ont eux-mêmes acquis des connaissances dans
le domaine de la perspective, de la géométrie ou de l’anatomie.
Cette idée d’un art savant a durablement marqué l’histoire de
l’ enseignement. C’ est pourquoi, en 1648, au moment de la
création de l’Académie Royale de Peinture et de Sculpture, on a
jugé utile d’ acquérir des pièces anatomiques. Par la suite,
notamment au XVIIIe siècle, l’anatomie n’a pas toujours été
perçue de manière aussi favorable. Beaucoup d’artistes et de
théoriciens considéraient que l’anatomie offrait une approche
trop triviale du corps, qu’elle gâtait le bon goût en donnant une
vision réaliste de la forme humaine, au détriment d’une vision
idéalisée, plus noble.
Comme dans les anciens cabinets de curiosités, la collection
de la galerie d’anatomie comprend des naturalia, c’est-à-dire
des pièces naturelles (animaux empaillés, squelettes, momies) .
Et des arficialia, des pièces artificielles, autrement dit des
pièces créées par l’ homme (moulages, cires anatomiques,
écorchés, mannequins, etc.) .
Vue d’ensemble de la galerie. Au premier plan, à gauche, on
reconnaît les jambes de l’Écorché, en bronze, sculpté par Jean-
Antoine Houdon.
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Outre les collections anatomiques, l’ École a également
cherché à acquérir des livres et des dessins de maîtres à des fins
pédagogiques. Aujourd’hui, la collection de dessins de l’École,
qui comprend plusieurs dizaines de milliers de pièces, est la
seconde en France, après celle du Louvre. Ce dessin de Léonard
de Vinci, exécuté vers 1480, est une esquisse préparatoire pour
L’Adoration des bergers et des mages. L’École possède quelques
dessins de Léonard de Vinci, mais, hélas, aucun de ses dessins
anatomiques, lesquels sont tous conservés en Angleterre, à
Windsor.
L’autre grande référence de la Renaissance, c’ est Michel-
Ange. Nous conservons de lui, un petit écorché (du moins, qui
lui est attribué). La pose en est très maniérée. Dans cette
œuvre, le parti-pris sculptural domine. Le développement du
corps dans l’espace importe plus que la correction anatomique.
Ce petit écorché a été moulé et reproduit à des centaines
d’exemplaires. Tous les artistes au XIXe siècle en possédaient
un modèle dans leurs ateliers. On le retrouve notamment dans
une petite esquisse peinte par Van Gogh, conservée au Musée
d’Amsterdam, ou encore dans plusieurs dessins et peintures de
Cézanne ou de Matisse.
Un autre petit écorché célèbre de la Renaissance est celui de
Baccio Bandinelli, un élève de Michel-Ange. Là aussi, comme
chez Michel-Ange, le parti-pris sculptural l’ emporte sur le
parti-pris anatomique. Le modèle cherche moins à rendre
lisible le détail des muscles superficiels qu’à offrir une vision
dynamique d’un corps écorché, loin de la vision pesante d’un
cadavre. En raison de sa pose animée, cet écorché a été
surnommé L’Écorché dansant. À la Renaissance, si nombre
d’artistes ont étudié l’anatomie, et même parfois disséqué, les
critiques à l’égard de cette discipline étaient parfois sévères. Le
premier grand historien de l’ art de la Renaissance, Giorgio
Vasari, reprochait aux peintres et aux sculpteurs, comme
Bandinelli, d’avoir consacré trop de temps à l’anatomie.
Parmi les grands livres que l’École possède, celui qui a été le
plus important pour les artistes pendant tout le XVIe siècle est
le Traité des Proportions du corps humain (Vier Bücher von
menschlicher Proportion) d’Albrecht Dürer, publié juste avant
sa mort en 1528, dont il a lui-même assuré l’impression. À la
différence de Michel-Ange ou de Léonard de Vinci, Albrecht
Dürer refusait d’étudier l’anatomie. Pour comprendre ce refus,
il faut rappeler qu’à la Renaissance deux courants de pensée
opposent les artistes. Le premier courant, représenté par
Michel-Ange ou Bandinelli, cherche à justifier la forme
extérieure du corps par la connaissance de sa profondeur,
autrement dit par son anatomie. L’autre courant, marqué la
philosophie idéaliste de Platon, considère que couper un corps
en morceaux ne permet pas d’en saisir l’harmonie, c’est-à-dire
la perfection. Ainsi, sur cette planche du traité de Dürer, c’est
l’étude des formes extérieures qui est privilégiée. Et les mesures
qui figurent n’expriment pas les dimensions réelles du corps,
mais les proportions de chaque partie par rapport à l’ensemble.
Naturellement, une telle approche est d’un emploi délicat, car il
n’est pas possible d’utiliser ces proportions pour représenter un
corps en perspective. Mais, pour Dürer, l’étude des proportions
renvoyait à une quête de l’harmonie du monde, plutôt qu’à une
méthode pratique de dessin.
L’ autre grand livre de la Renaissance, qui a marqué des
générations d’artistes, est le livre d’un médecin flamand, André
Vésale, intitulé “De la fabrique du corps humain(De humani
corporis fabrica) ”. C’est le premier traité d’anatomique descriptive.
À la différence de Michel-Ange ou de Bandinelli, qui se sont
intéressés à l’anatomie du vivant, les médecins s’intéressent à
l’anatomie du cadavre. On voit ici apparaître une séparation
entre l’univers de l’art et celui de la médecine, entre le monde
des artistes qui cherchent à restituer la forme du vivant, et celui
des médecins qui cherchent à établir une description précise
des organes. Le livre de Vésale, publié en 1543 à Bâle, est
cependant extraordinaire. Pour la première fois un médecin ne
se limite pas à commenter ce qu’il a lu dans les traités précédents,
mais s’emploie à décrire ce qu’il a lui-même observé lors de
dissections. Pendant toute l’époque médiévale, en Europe, on
s’est contenté de reprendre la tradition des médecins grecs -
Hippocrate et Galien. On a traduit et retraduit leurs œuvres,
mais on n’a pas cherché à ouvrir le corps humain pour voir
comment il était constitué. L’originalité du livre de Vésale est
d’offrir plus de 700 illustrations faites d’après des dissections.
Beaucoup d’ autres approches du corps existent, certaines
plus théoriques. Cette planche est tirée d’ un ouvrage d’ un
graveur français du XVIIe siècle, Abraham Bosse, dont Yoshio
Kamitani a traduit en japonais une partie des œuvres. La
planche montre comment inscrire un squelette géométrisé du
corps humain dans un espace en perspective, en tenant compte
des raccourcis. Abraham Bosse enseignait lui-même la perspective
à l’Académie Royale de Peinture et de Sculpture. Mais il était
tellement intransigeant sur l’ exactitude des constructions
géométriques qu’ il a fini par agacer tous les peintres de
l’Académie, et il s’est fait renvoyer pour excès de précision.
Jean-Antoine Houdon, sculpteur néo-classique de la seconde
moitié du XVIIIe siècle, a modelé trois écorchés. Le premier fait
suite à la commande d’ une statue figurant un saint Jean-
Baptiste. Pour réaliser cette œuvre, Houdon a d’abord modelé
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en argile un corps avec tous ses muscles, avant de le revêtir de sa
peau. Mais il a conservé un moulage de l’écorché préparatoire.
Ce moulage, devenu rapidement célèbre, a été reproduit et
diffusé à de nombreux exemplaires dans toute l’Europe. Par la
suite, il en a réalisé une version réduite, en modifiant
légèrement la pose. Ce petit écorché (visible ici au premier
plan) fait une cinquantaine de centimètres de haut. Bon
marché en raison de sa taille modeste, il était destiné aux
ateliers des artistes, alors que le grand écorché était, en raison
de sa dimension et de son prix, réservé aux académies.
La dernière version de l’ Écorché de Houdon, grandeur
nature, date de 1792. Houdon a lui-même fondu cet exemplaire
en bronze qu’il considérait comme une de ses œuvres les plus
abouties. Mais ses contemporains n’ont pas apprécié cet écorché.
Ils ont notamment reproché à Houdon de l’ avoir fondu en
bronze, c’ est-à-dire dans un matériau noble, utilisé pour la
sculpture, alors qu’ un écorché ne devrait, en principe, être
qu’un simple objet d’étude. Mais pour Houdon, il s’agissait
justement d’élever la représentation anatomique au rang d’une
œuvre d’art. L’anatomie était à ses yeux un sujet en soi, un sujet
qui méritait autant de consideration que n’importe quel autre
sujet. Mais personne ne l’a compris. Il a donc gardé son écorché
en bronze jusqu’à sa mort dans son atelier.
Le même écorché, vu de près. L’ expression est grave et
mesurée. C’est une sorte de pur-sang. Par rapport aux écorchés
maniérés de Michel-Ange et de Bandinelli, avec des torsions et
des expressions très marquées, celui-ci offre une pose élégante,
simple et noble, qui est le caractère même du classicisme à la
fin du XVIIIe siècle.
Dans cette vitrine sont conservés divers écorchés. Ce sont des
reproductions, quelquefois des réductions. On peut reconnaître
le petit écorché de Houdon. Ceux de Michel-Ange et de
Bandinelli. Et d’autres, moins célèbres, qui ont été modelés par
Caudron, Jacquot, Dalou, etc.
Parmi les grands livres également utilisés par les artistes, l’un
des plus célèbres au XVIIIe siècle, a été publié en 1746 par un
anatomiste français, Jacques Gautier-Dagoty. Ce livre est
remarquable d’abord sur le plan technique, car c’est le premier
ouvrage à avoir été imprimé en polychromie à partir de
plusieurs plaques de couleurs différentes. À l’ époque, il n’ y
avait pas de système permettant de tramer une image. La
décomposition des couleurs était faite empiriquement. Il fallait
graver quatre plaques différentes ( trois pour la couleur, une
pour le noir) et imaginer le résultat au moment de leur
superposition. Quant au contenu, nous sommes loin des images
de la Renaissance. Si l’on songe à la planche de Vésale où l’on
voit un cadavre pendu à une corde, image qui montrait la
réalité d’une dissection avec tout ce qu’elle avait d’effrayant,
ici, tout au contraire, on est en présence d’une anatomie de
charme. L’ illustrateur s’ est employé à montrer que le corps
disséqué pouvait être une chose belle et séduisante. Cette dame
semble sortir de chez le coiffeur. Elle est parfaitement
maquillée, et elle a l’air de trouver agréable d’offrir son dos
écorché à notre curiosité.
Au début du XIXe siècle, tout un courant néo-classique va
tenter d’ imposer comme norme esthétique la sculpture
grecque. Pour justifier cet idéal, les théoriciens de l’époque ont
cherché à prouver que seule une connaissance exacte de
l’ anatomie pouvait expliquer la perfection des sculptures
antiques. S’emparant des œuvres les plus célèbres, comme le
Laocoon, la Vénus de Médicis ou, ici, la tête de l’Apollon du
Belvédère, ils ont tenté d’e «disséquer» les formes pour montrer
que leur beauté était liée une connaissance anatomique
rigoureuse. Il y a naturellement un côté absurde à vouloir
disséquer des sculptures pour prouver qu’ elles sont belles.
Cette démarche nous semble d’autant plus absurde que l’on sait
aujourd’ hui que les grecs ne disséquaient pas. Ils n’ avaient
aucune connaissance anatomique, en tout cas pas du corps
humain. Les sculpteurs grecs de l’ époque classique et
hellénistique, observaient le corps, comme Dürer le fera plus
tard, en ne s’intéressant qu’à la morphologie externe. Mais les
historiens du début du XIXe siècle, marqués par l’ esprit
scientiste de l’époque, ont voulu prouver que le «beau» avait
une base rationnelle. Il faut parfois se méfier des historiens
d’art...
Il s’ agit d’ un écorché du XIXe siècle, réalisé par Eugène
Simonis. On peut comparer les formes de cet écorché avec
celles de l’écorché de Houdon. Celui-ci est un vulgaire moulage
de cadavre mis en station debout. Les formes en sont flasques.
Mais beaucoup d’ artistes pendant la période romantique,
comme Géricault ou Delacroix, ont été fascinés par la réalité
physique du corps mort, sans doute pour se détourner des
modèles idéalisés de la période néo-classique, devenus trop
académiques. À titre indicatif, alors qu’on disséquait assez peu
au XVIIIe siècle, on a beaucoup disséqué pendant tout le XIXe
siècle à l’École des Beaux-Arts. Plus de trente pour cent du
budget de l’École était consacré au cours d’anatomie.
Ce mannequin d’atelier en bois et métal, de la fin du XVIIIe
siècle, est très ingénieusement articulé. Par exemple, le bras
permet de faire des mouvements de prono-supination. Ce type
de mannequin n’était pas fait pour être dessiné, mais servait de
― 56 ―
パリの美術学校における形態学の教育 その歴史と今日の特徴 －フィリップ・コマール教授の講演会から－ 神谷佳男
support pour représenter les vêtements. Lorsqu’on réalisait un
portrait, la personne ne posait que pour le visage. Ensuite, on
mettait en attitude le mannequin, puis on l’équipait de coussins
selon la corpulence de la personne, enfin on l’habillait. L’artiste
pouvait ainsi prendre son temps pour peindre le costume, sans
recourir à la présence du modèle. Ceci explique l’absence de
tête sur ce genre de mannequin.
Dans cette vitrine, sont conservés des squelettes, des pièces
animalières et, en bas, des momies, notamment de panthère.
Un autre aspect de l’ enseignement à l’ École est lié à la
question de l’expression des émotions, et plus généralement à
l’étude de la physionomie, discipline qui était enseignée dès le
XVIIe siècle à l’Académie. Charles Le Brun, peintre du roi Louis
XIV, a prononcé plusieurs conférences demeurées célèbres sur
l’expression des passions et sur les rapports que la physionomie
humaine entretient avec celle des animaux. À cette époque, on pensait
que chaque espèce animale était douée d’ un tempérament
particulier, et qu’il était possible de déterminer le tempérament
d’un homme en fonction de sa ressemblance avec telle ou telle
espèce. Les traits physiques de l’individu devaient refléter ses
traits psychiques. Sur cette planche, la tête de l’homme évoque
celle du sanglier, il doit donc posséder la même psychologie, le
même caractère.
Le problème du rapport de l’ homme et de l’ animal est
également le sujet de cette gravure, mais de façon tout à fait
différente, car, à la fin du XVIIIe siècle, on voit apparaître les
premières théories transformistes. Cette planche a été dessinée
par Jean-Gaspard Lavater, en 1800. Elle montre l’animal le plus
vil (un batracien) se métamorphosant en humain. Mais, pour
Lavater, ce transformisme est limité aux seuls ascendants de
l’homme. Aucune transformation n’est possible ensuite, car
l’homme, créé à l’image de Dieu, est une créature parfaite.
Cette vitrine présente une collection de crânes et de moulages.
Dans la partie basse ce sont des crânes d’animaux, et dans la
partie supérieure des crânes humains, ainsi que des moulages
de faciès de différentes ethnies, moulages réalisés vers 1830,
lors des premières grandes expéditions dans le Pacifique. Ces
expéditions marchandes ou militaires embarquaient avec elles
des scientifiques et des naturalistes, comme Charles Darwin à
bord du Beagle, pour collecter des informations sur les plantes,
les animaux et sur les populations indigènes, parfois en
prélevant des squelettes ou en moulant des visages.
Cet écorché de cheval, attribué à Michel-Ange, reprend,
comme toutes les statues équestres de la Renaissance, l’attitude
de parade des sculptures romaines, celle des empereurs
défilant à cheval. Si l’on excepte l’homme, le cheval est le seul
animal qui a fait l’objet de statues écorchées. Il a longtemps été
considéré comme l’ animal le plus important de la création,
d’une part parce qu’il incarne pour l’homme la réussite de la
domestication, d’autre part parce qu’il a permis la conquête du
monde. Aucun autre animal n’a eu autant d’importance.
L’école conserve une trentaine de dessins anatomiques de
Géricault, notamment de chevaux. Géricault était fasciné par le
cheval qu’il a beaucoup étudié, dessiné et peint. On peut même
dire qu’il s’est identifié à cet animal, dont il disait qu’il était le
reflet de sa propre personne. Mais il était également fasciné par le
corps humain, y compris dans ses formes les moins attrayantes.
Pour peindre le Radeau de la Méduse, Géricault avait obtenu à
la morgue des fragments de cadavres, et les avait emmenés
dans son atelier pour les peindre. Pour lui, l’anatomie n’était
pas seulement un moyen d’apprendre à représenter le corps
vivant, mais un sujet en soi.
Dans cette vitrine sont conservées des pièces anatomiques
relatives au cheval : des pièces osseuses, des écorchés, ainsi que
des moulages de dissection.
Ces deux moulages de tête de panthère ont été réalisés par le
sculpteur animalier Antoine-Louis Barye, vers 1840. Celui du
haut est un moulage de surface, on y voit encore le pelage de
l’animal, celui du bas est un moulage de dissection. Barye était
professeur de dessin au Muséum d’ histoire naturelle qui
comprenait alors une importante ménagerie. Les animaux qui y
mourraient étaient systématiquement disséqués, dessinés et
moulés.
Du même sculpteur Barye, l’ École conserve 170 dessins
zoométriques. Celui-là montre les mensurations d’une tête
de gorille. À la différence d’ Albrecht Dürer qui cherchait à
exprimer dans ses dessins les proportions d’un corps, c’est-à-
dire les rapports harmoniques entre ses différentes parties,
Barye, qui est un sculpteur réaliste, ne s’ intéresse pas aux
proportions, mais simplement aux mesures exprimées en
valeurs réelles. Le fait que Barye se soit intéressé à la
représentation du gorille n’est pas anodin. Au milieu du XIXe
siècle, les théories de l’ évolution sont en vogue. Aussi,
nombreux sont les artistes (comme Emmanuel Frémiet ou
Gabriel von Max) qui traitent du rapport entre l’homme et les
autres primates.
Deux mains de singes, moulées en plâtre, datant de la
seconde moitié du XIXe siècle.
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Ce dessin qui figure un chien écorché a été réalisé par un
élève de l’École de Beaux-Arts à la fin du XIXe siècle. À cette
époque les dissections étaient fréquentes dans l’amphithéâtre
d’anatomie, elles faisaient partie du cours. On disséquait des
êtres humains, mais on aussi des chevaux, parfois des chiens.
On a même conservé le compte-rendu de la dissection d’un
renne. Le renne est un animal qui vit en Scandinavie. J’avoue
ne pas savoir comment un renne est arrivé 14 rue Bonaparte,
cela reste un mystère.
Dans la seconde moitié du XIXe siècle, la grande innovation
dans l’ approche du corps a été la photographie, puis la
chronophotographie. L’un des précurseurs dans ce domaine est un
physiologiste français, Étienne-Jules Marey qui s’est passionné
pour la locomotion animale. Ce dernier a réalisé des séries
photographiques où, sur la même plaque sensible, en ouvrant
de façon répétitive l’obturateur, le corps s’imprime plusieurs
fois sur la plaque. Sur cette chronophotographie, réalisée en
1886, dix ans avant la naissance du cinéma, Marey a habillé le
coureur en noir afin que son corps disparaisse sur le fond, mais il
a cousu sur le vêtement des galons en argent qui schématisent
la direction des membres, afin de rendre plus lisible le
déplacement du corps sur la plaque sensible.
Cet objet, précurseur du cinématographe, est un phénakistiscope
réalisé par Paul Richer vers 1895, d’après des chronophotographies
d’Albert Londe. Il permet de reconstituer à partir d’une suite de
onze images le mouvement d’un pas de course. Le disque doit
être mis en rotation et observé à travers un système de fente.
Les images se fondent alors optiquement les unes dans les
autres : le coureur s’ anime, répétant indéfiniment la même
foulée.
Inventé en 1893 par Albert Londe, cet appareil photographique
comprend douze objectifs munis d’obturateur électrique programmable.
Il permet de prendre douze photographies distinctes, à des
intervalles de temps très court. Autant de caractéristiques qui
font de cet appareil un instrument adapté à l’ analyse de la
forme humaine en mouvement.
Voici un exemple de photographie réalisée en 1894 par Albert
Londe avec son appareil à douze objectifs. Elle montre un
homme nu descendant un escalier.
Paul Richer, qui travaillait avec Albert Londe, a repris la série
photographique de l’homme nu descendant un escalier. Il en a
schématisé graphiquement le corps, puis a superposé les
dessins pour recréer l’action sur une image unique. Par la suite,
beaucoup d’artistes se sont inspirés de ces chronophotographies
ou de leur transposition graphique, notamment Marcel
Duchamp qui a réutilisé le dessin de Paul Richer pour peindre,
en 1912, son Nu descendant un escalier. Une œuvre, disait-il,
qui donne «une représentation statique du mouvement».
À la fin du XIXe siècle, l’anatomie n’intéresse plus beaucoup
les artistes. Ce qui retient leur attention c’est plutôt le mouvement
et les déformations induites par celui-ci. L’enseignement de
l’anatomie à l’École des Beaux-Arts va évoluer vers un enseignement
de la «morphologie», c’est-à-dire vers une étude de la forme
extérieure et de ses transformations dynamiques. Ici, à partir
d’une suite de quatre photographies, montrant un bras lors
d’un mouvement de rotation, Paul Richer s’est attaché à mettre
en évidence les transformations du modelé. Ce sont moins les
images, prises une à une, qui sont intéressantes que l’évolution
séquentielle des quatre images. L’ intérêt est porté sur le
mouvement et la déformation du bras, beaucoup plus que sur
l’anatomie proprement dite.
Au début du XXe siècle, l’amphithéâtre d’anatomie évoque
l’ atmosphère d’ un cabinet de curiosité, mêlant naturalia et
artificialia.
Le lieu est suffisamment pittoresque pour faire l’objet d’une
carte postale. Y sont accumulés des squelettes, des copies
d’antiques, des statues écorchées, des moulages de dissections
et des planches anatomiques. Le domaine de la zoologie n’est
pas absent avec le petit écorché de cheval attribué à Michel-
Ange, ainsi que le dessin du lièvre sur le tableau du fond.
Le même amphithéâtre, un siècle après, laisse une plus
grande place aux modèles vivants et à la lecture des formes.
C’ est dans cet amphithéâtre que j’ enseigne la morphologie
humaine. Les étudiants dessinent le modèle vivant à la craie sur
les tableaux noirs, puis indiquent sur leurs dessins les points de
repères osseux et accrochent les volumes musculaires essentiels.
Pour terminer, voici quelques dessins réalisés à la craie sur
tableaux noirs dans l’ amphithéâtre. L’ intérêt du travail à la
craie sur tableaux noirs est son caractère éphémère : on dessine,
on efface, on dessine, on efface. Ici, le dessin n’est pas une
finalité, mais seulement un moyen d’étude. Parfois le dessin se
limite à la représentation du modèle. Parfois le dessin cherche à
rendre compte de la charpente osseuse ou bien à restituer
l’écorché selon la pose, ou encore à schématiser les muscles par
des cordes pour essayer de reconstituer ensuite le volume par
facettes, ou à décomposer un mouvement, comme celui de la
marche. Mais, quelle que soit l’ approche, l’ objectif de cet
enseignement n’ est pas l’ apprentissage de l’ anatomie, mais
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bien l’apprentissage du dessin. Il s’agit d’abord d’éduquer le
regard, d’apprendre à voir en dessinant.
Je vous remercie.
＊ Photographies reproduites avec l’aimable autorisation de l’École
Nationale Supérieure des Beaux-Arts de Paris.
＊ L’auteur de cette conférence tiens à exprimer toute sa gratitude
à Yoshio Kamitani pour le soin qu’il a apporté à cette publication.
（かみたに・よしお 油画／銅版画）
（2012 年 10 月 31 日 受理）
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